













SA 18. JAN 2020 | 19.30 Uhr 
SO 19. JAN 2020 | 18.00 Uhr 
KULTURPALAST 
NIELSEN Klarinettenkonzert 
MAHLER Sinfonie Nr. 5 cis-Moll 
JONATHAN NOTT | Dirigent 




Tickets 39 | 34 | 29 | 23 | 18 €
9 € Schüler, Studenten
Mahler 5
PROGRAMM
Johann Strauß (1825 – 1899)
Ouvertüre zur Operette »Die Fledermaus« (1874)
Jacques Offenbach (1819 – 1880)
»Hommage à Rossini« Fantasie für Violoncello und Orchester (1843)
Aram Chatschaturjan (1903 – 1978)
»Maskerade« (1941)







Gioacchino Rossini (1792 – 1868)
»Une larme«
Thema und Variationen für Violoncello und Klavier (1858),  
Bearbeitung für Violoncello und Orchester von Julian Riem
Georges Bizet (1838 – 1875)





»L’Arlésienne« Suite Nr. 2 (1879), daraus:
Nr. 4: Farandole
Aziz Shokhakimov | Dirigent
Raphaela Gromes | Violoncello




Die Notwendigkeit des Tanzes
Beschwingte Rhythmen 
von Strauß bis Bizet
Alle Jahre wieder erfreuen Orches-
ter weltweit ihr Publikum mit 
unterhaltsamen Konzerten zu 
Silvester und Neujahr. Die Pro-
gramme sind meist kleinteilig und 
fast nie fehlen Walzer des jüngeren 
Johann Strauß darin. Dieser war 
als »Walzerkönig« bereits weltbe-
kannt, bevor er überhaupt daran 
dachte, Operetten zu schreiben. 
Natürlich sind Tänze auch in sei-
nen Bühnenwerken allgegenwär-
tig, nicht zuletzt in seiner dritten 
und wohl berühmtesten Operette, 
»Die Fledermaus«. Sie wurde 
bereits bei ihrer Urauff ührung am 
5. April 1874 vom Publikum im 
Theater an der Wien mit tosendem 
Beifall bedacht und ist seither aus dem 
Standardrepertoire nicht wegzudenken. 
Dieser dauerhafte Erfolg könnte damit 
Szene aus der Uraufführung der »Fledermaus«, 
1874 als Illustration auf dem Titelblatt der 
satirischen Wiener Zeitschrift »Die Bombe« 
erschienen.
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zu tun haben, dass ein rauschender Ball 
den Höhepunkt der Handlung markiert: 
Der in anderen Fällen oft berechtigte 
Einwand, dass »der Walzer die Handlung 
auält« (Eduard Hanslick), lässt sich 
hier einmal nicht erheben. Die Rhyth-
men von Walzer, Polka, Cancan und 
Csárdás sind in der »Fledermaus« eben 
kein unlogischer Selbstzweck, sondern 
dramaturgisch notwendig. Doch zweifel-
los liegt es auch am Eigenwert mancher 
Musiknummer, dass »Die Fledermaus« 
sich durchsetzte. So bietet beispielsweise 
die mitreißende Ouvertüre nach voran-
gestelltem Knallen dreier Champagner-
korken ein ganzes Potpourri zündender 
Melodien, die im folgenden Bühnenstück 
ihre Rollen spielen werden. Und bei aller 
Fragmentierung tut der Satz doch so, als 
würden hier Themen nach den Regeln 
der Kompositionskunst durchgeführt ...
Johann Strauß, Sohn
JOHANN STRAUSS
* 25. Oktober 1825 in St. Ulrich bei Wien,  
heute ein Teil von Wien Neubau
† 3. Juni 1899 in Wien





5. April 1874 im Theater an der Wien  
unter Leitung des Komponisten
ZULETZT VON DER DRESDNER 
PHILHARMONIE GESPIELT
18. Januar 2016 unter Leitung von  
Alastair Willis
BESETZUNG
2 Flöten (2. auch Piccolo), 2 Oboen,  
2 Klarinetten, 2 Fagotte, 4 Hörner,  
2 Trompeten, 3 Posaunen, Pauken,  
Schlagwerk (Große Trommel, Kleine  




Von Köln über Paris nach Wien
Realität und Karikatur: Jacques Offenbach als Cellist. 1840er Jahre
Begonnen hatte die Entwicklung der 
Wiener Operette knapp zwei Jahrzehnte 
zuvor. Seit Mitte der 1850er Jahre begeis-
terten Jacques Offenbachs Buffonerien, 
von geschickten Theaterpraktikern auf 
österreichische Verhältnisse zurecht-
gebogen, das Publikum. Einheimische 
Komponisten wie Franz von Suppé oder 
Karl Millöcker versuchten zwar schon 
bald, Offenbachs Dominanz zu brechen –  
doch das gelang erst Strauß. Offenbach 
war indes nicht nur der Meister der 
spottlustigen Pariser Operette, sondern 
auch ein großer Instrumentalvirtuose. 
Und dazu ein ausgesprochen frühreifer: 
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Als der Vierzehnjährige 1833 aus seiner 
Heimatstadt Köln nach Paris reiste, ließ 
ihn Luigi Cherubini, der strenge Direktor 
des Konservatoriums, zum Cellostudium 
zu, obwohl das Institut laut Statuten 
ausschließlich Franzosen vorbehalten 
war. Vor seinen Bühnenerfolgen ver-
diente Offenbach seinen Lebensunterhalt 
als Cellist: Er spielte in verschiedenen 
Orchestern, unterrichtete, unternahm 
Konzertreisen und wurde zum Liebling 
der Pariser Salons. Auf dem Cello konnte 
er ein Hackbrett oder einen Dudelsack 
nachahmen, dazu fast die gesamte Tier-
welt. Unterstützt wurde seine an Hexerei 
grenzende Instrumentenbeherrschung 
noch durch die dämonische Aura, die er 
bewusst kultivierte: »Er ist groß, mager 
und außerordentlich bleich«, heißt es in 
einem zeitgenössischen Bericht. »Wenn 
sein Bogen die Saiten vibrieren lässt, 
dann scheint sich zwischen dem Künstler  
und seinem Instrument eine jener 
geheimnisvollen Beziehungen anzubah-
nen, von denen Hoffmann so wundervoll 
erzählt hat. Mit seinen langen Haaren, 
seinem schmalen Wuchs und seiner geist-
vollen Stirn könnte man ihn für eine Ge-
stalt aus den phantastischen Erzählungen 
Hoffmanns halten. Mit einem Wort, er 
wird der Liszt des Violoncellos sein, oder 
vielmehr, er ist es schon.« Zu den etwa  
75 Cellokompositionen in Offenbachs 
Werkkatalog zählt auch eine Hommage 
an Gioacchino Rossini, jenen Komponis-
ten, dessen Opern der junge Musiker als  
Aushilfe im Orchester der Opéra comique 
oft genug mitgespielt hatte. Die Hommage, 
komponiert über Themen aus Rossinis 
letzter Oper »Guillaume Tell«, entstand 
1845. Sie galt nach dem Einsturz des 
Kölner Stadtarchivs im Jahr 2009 als ver-
schollen, doch Raphaela Gromes wollte 
sie dennoch spielen und sprach Jean- 
Christophe Keck, den Herausgeber der 
kritischen Offenbach-Gesamtausgabe, an. 
Ihm gelang durch den Vergleich verschie-
dener Fragmente und Orchesterstimmen 
die Rekonstruktion des Werks.
JAKOB »JACQUES« OFFENBACH
* 20. Juni 1819 in Köln
† 5. Oktober 1880 in Paris
»Hommage à Rossini« 





18. August 1843 in Köln mit dem Komponisten 
als Solist
ERSTMALS IN EINEM KONZERT DER 
DRESDNER PHILHARMONIE
BESETZUNG
Solo-Violoncello, 2 Flöten, 2 Oboen,  
2 Klarinetten, 2 Fagotte, 2 Hörner, 2 Trompeten, 




»… etwas zwischen Trauer  
und Freude«
1903 geboren, gehörte Aram Chatschatur-
jan der gleichen Generation an wie Sergei 
Proko«ew und Dmitri Schostakowitsch. 
Und wie diese Komponisten musste auch 
er sich während des größten Teils seiner 
Lau¬ahn an der sowjetischen Kultur-
doktrin des »sozialistischen Realismus« 
orientieren: Musik hatte melodisch, 
optimistisch und allgemeinverständ-
lich zu sein. Anders als seine Kollegen 
empfand Chatschaturjan solche Forde-
rungen jedoch nicht als besonders ein-
schränkend. Obwohl auch er vom Regime 
mehrfach gemaßregelt wurde, kam der 
offiziell gewünschte Stil im Großen und 
Ganzen seiner persönlichen Begabung 
entgegen. Seine Orchesterwerke und 
Ballette zeichnen sich durch großen 
Melodienreichtum, vehemente Rhythmik 
und eine äußerst farbige Instrumentie-
rung aus. Seine Bühnenmusik zu Michail 
Lermontows Theaterstück »Maskerade« 
(1835) schrieb Chatschaturjan 1941; drei 
Jahre später extrahierte er daraus eine 
fünfsätzige Suite, in der sich lebhafte 
Tänze mit langsamen, stimmungsvollen 
Sätzen abwechseln. Ähnlich wie in der 
»Fledermaus« spielen auch in »Maskerade« 
wichtige Teile der Bühnenhandlung auf 
einem Maskenball, doch anders als in 
der Operette nimmt die Geschichte hier 
Aram Chatschaturjan
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ein böses Ende: Eine Frau, Nina, gerät 
durch ein Missverständnis in den Ver-
dacht, ihrem Gatten untreu zu sein. Der 
eifersüchtige Ehemann vergiftet sie und 
erfährt zu spät, dass sie unschuldig ist. 
Lebhaftigkeit und Tragik verbinden sich 
denn auch im Ausdruck des Walzers, mit 
dem die Suite beginnt. Zu seiner Haupt-
melodie ließ sich Chatschaturjan durch 
einen Ausruf Ninas inspirieren: »Wie 
schön ist dieser neue Walzer, [...] etwas 
zwischen Trauer und Freude ergriff mein 
Herz.« Der Walzer ist häufig auch als selb-
ständiges Stück gespielt worden, so etwa 
beim Begräbnis des Komponisten im Jahr 
1978. Diesem bekanntesten Satz der Suite 
schließt sich ein Nocturne mit schönem 
Violinsolo an, dann eine etwas lärmende 
Mazurka und eine ruhige Romanze. Der 
abschließende Galopp wirkt mit seinem 
Elan und den frechen Dissonanzen fast 
so, als habe Chatschaturjan Offenbachs 
berühmten Cancan noch übertreffen 
wollen.
ARAM CHATSCHATURJAN
* 6. Juni 1903 in Ti¥is, Russisches Kaiserreich
† 1. Mai 1978 in Moskau, Sowjetunion




Zusammenstellung der Suite: 1944
URAUFFÜHRUNG
als Teile der Bühnenmusik: 21. Juni 1941  
im Wachtangow-Theater in Moskau
ZULETZT VON DER DRESDNER 
PHILHARMONIE GESPIELT
1. Januar 2010 unter Leitung von  
Wolfgang Hentrich
BESETZUNG
2 Flöten, 2 Oboen, 2 Klarinetten, 2 Fagotte, 
4 Hörner, 2 Trompeten, 3 Posaunen, 1 Tuba 
Pauken, Schlagwerk (Große Trommel, Kleine 






Eine Dame der Pariser Gesellschaft 
fragte Gioacchino Rossini einmal, wie 
sie ihn anreden solle: Großer Meister? 
Fürst der Musik? Göttliches Genie? Der 
Angesprochene antwortete, es wäre ihm 
am liebsten, wenn sie ihn »mon petit 
lapin« nennen würde – »mein kleines 
Kaninchen«. Diese Anekdote zeugt von 
der auch in späteren Jahren ungebroche-
nen Spottlust Rossinis und von seiner 
Fähigkeit, sich selbst nicht allzu ernst zu 
nehmen. Eine solche Haltung war keines-
wegs selbstverständlich – schließlich ge-
noss Rossini einen Ruhm, der manchem 
anderen Komponisten zu Kopf gestiegen 
wäre. Noch Jahrzehnte nachdem er 1829 
in Paris seine letzte Oper »Wilhelm Tell« 
auf die Bühne gebracht hatte, galt er 
als bedeutendster und einflussreichster 
italienischer Musiker seiner Zeit. Rossinis 
Verstummen als Bühnenkomponist kann 
eine ganze Reihe von Ursachen gehabt 
haben: verschiedene quälende Krank-
heiten, seine wirtschaftliche Unabhän-
gigkeit, die ihm ein von Verpflichtungen 
freies Leben ermöglichte und auch 
ästhetische Gründe. Ein Nachlassen der 
schöpferischen Kraft ist dagegen kaum 
anzunehmen; dagegen spricht die hohe 
Qualität geistlicher Werke wie des »Stabat 
Mater« (1832/1842) oder der »Petite messe 
sollenelle« (1863), aber auch der Witz der 
zahlreichen kleinen Lieder, Klavier- und 
Kammermusikstücke, die Rossini als 
»Péchés de vieillesse« (Alterssünden) 
in 13 Bänden und zwei Supplements 
sammelte. Sie waren die Glanzstücke der 
legendären Samstags-Soireen, die er ab 
1858 mit seiner zweiten Ehefrau Olympe 
im Salon der gemeinsamen Villa in Passy 
nahe Paris veranstaltete, doch an ihrer 
Veröffentlichung zeigte er kein Interesse. 
Im neunten Band der »Péchés« finden 
sich die ursprünglich klavierbegleiteten 
Cello-Variationen »Une larme«. Rossini 
schrieb sie für den russischen Cellovir-
tuosen Graf Matwej Wielhorski, und er 
widmete sie der Erinnerung an Matwejs 
1856 verstorbenen Bruders Michail, der 
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Komponist und Musikorganisator am 
Zarenhof gewesen war. Der elegische 
Charakter des Themas wird dem Titel 
»Une larme« (Eine Träne), gerecht, doch 
unter den Variationen finden sich alle 
erdenklichen Ausdruckshaltungen und 
Parodien verschiedener Vokalgenres. 
Man hört virtuose Koloraturen, rezitativi-
sche Deklamation und sogar ein veritab-
les Liebesduett in parallelen Terzen und 
Sexten.
GIOACCHINO ROSSINI
* 29. Februar 1792 in Pesaro, Kirchenstaat, 
heute Provinz Marken, Italien 
† 13. November 1868 in Passy, Paris
»Une larme«
Thema und Variationen 
für Violoncello und 
Streichorchester
ENTSTEHUNG 
Ursprünglich 1858 für Kontrabass und Klavier 
komponiert und später um Variationsfolgen 
erweitert und für Violoncello und Klavier 
umgearbeitet.
Die Bearbeitung für Violoncello und Orchester 
stammt von Julian Riem. Das ursprünglich für 
Streicher geschriebene Arrangement wurde 
für dieses Konzert um Bläser erweitert und 
erlebt in dieser Gestalt seine Premiere.
URAUFFÜHRUNG
unbekannt
ERSTMALS IN EINEM KONZERT DER 
DRESDNER PHILHARMONIE
BESETZUNG




Gioacchino Rossini 1865, Fotografie von Étienne Carjat
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»L’Arlésienne«
Georges Bizets Namen verbindet man 
heute vor allem mit dem Welterfolg 
seiner »Carmen«, der letzten Oper, die er 
vollenden konnte, bevor er im Alter von 
36 Jahren starb. 1872, kurz vor Beginn 
der Arbeit an diesem Werk, erhielt er den 
Auftrag, Musik zu einer Tragödie von 
Alphonse Daudet zu schreiben. »L’Arlé-
sienne«, die Frau aus der provenzalischen 
Stadt Arles, ist die Titelfigur des Stücks. 
Doch eigentlich geht es um einen jungen 
Mann, um Frédéri, der sie unglücklich 
liebt und am Ende Selbstmord begeht. 
Bizet schrieb für das Drama insgesamt 
27 teils recht kurze Nummern für Chor 
und Orchester. Viele von ihnen sind so-
genannte Melodramen: Sie untermalen 
oder umrahmen gesprochene Dialoge 
und verstärken deren Stimmung – ganz 
ähnlich wie die Filmmusiken späterer 
Jahrzehnte. Die Produktion von »L’Arlé-
sienne« hatte im Oktober 1872 im Pariser 
Théâtre du Vaudeville Premiere, wurde 
aber vom Publikum kühl aufgenommen 
und von der Kritik weitgehend ignoriert. 
Bizet jedoch war von der Qualität seiner 
Musik so überzeugt, dass er noch im 
gleichen Jahr vier Sätze zu einer Konzert-
suite zusammenfasste – sie ist heute als 
Suite Nr. 1 bekannt. Die ebenfalls vier-
sätzige Suite Nr. 2 entstand erst 1879, vier 
Jahre nach Bizets Tod: Ernest Guiraud, 
ein Freund des Komponisten, bearbeitete 
dafür Material aus der Schauspielmusik 
Georges Bizet, Fotografie von`Étienne Carjat
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und einem weiteren Werk Bizets. Die ers-
te Suite beginnt mit einem zweiteiligen 
Prélude, in dem zunächst der »Marcho 
dei Rei« verarbeitet ist, ein altes proven-
zalisches Weihnachtslied, das die Reise 
der heiligen drei Könige nach Bethlehem 
schildert. In einem zweiten Teil hört man 
eine sanfte, wehmütige Melodie, die mit 
»L’Innocent«, dem Bruder Frédéris, ver-
bunden ist. Als Intermezzo vor dem drit-
ten Akt diente in der Schauspielmusik der 
zweite Suitensatz, das Menuett, und das 
folgende Adagietto untermalte ursprüng-
lich eine rührende Szene, in der sich ein 
Liebespaar nach vielen Jahren wieder 
begegnet. »Carillon« ist das Finale der 
ersten Suite überschrieben, denn Hörner, 
Harfe und gezupfte Streichinstrumente 
imitieren in den Rahmenteilen dieses 
Satzes Glockenklänge. Aus der Suite Nr. 2 
erklingt heute Abend noch die abschlie-
ßende Farandole. Sie greift zunächst auf 
den »Marcho dei Rei« vom Beginn der 
ersten Suite zurück. Dieser Marsch ist im 
Wechsel mit der eigentlichen Farandole 
zu hören, einem schnellen südfranzösi-
schen Tanz, und zum Abschluss werden 
beide Melodien effektvoll miteinander 
kombiniert.
GEORGES BIZET
* 25. Oktober 1838 in Paris 
† 3. Juni 1875 in Bougival, Département 
Yvelines bei Paris 
»L’Arlésienne«
Suiten Nr. 1 und Nr. 2
ENTSTEHUNG 
Suite Nr. 1: 1872 
Suite Nr. 2: 1879, Zusammenstellung bzw. 
Neukomposition auf der Grundlage von Bizets 
Themen von Ernest Giraud (1837 – 1892)
URAUFFÜHRUNG
Bühnenmusik: 1. Oktober 1872 im Pariser 
Théâtre du Vaudeville 
Suite Nr. 1: 10. November 1872 in Paris
Suite Nr. 2: unbekannt
ZULETZT VON DER DRESDNER 
PHILHARMONIE GESPIELT
26. Dezember 1983 unter der Leitung von 
Roberto Benzi
BESETZUNG
2 Flöten, 2 Oboen (2. auch Englischhorn),  
2 Klarinetten, 2 Fagotte, 1 Altsaxophon,  
4 Hörner, 3 Trompeten, Pauken, Kleine 






2010 rückte Aziz Shokhakimov 
schlagartig ins internationale Ram-
penlicht, als er mit erst 21 Jahren 
den zweiten Preis des angesehenen 
Internationalen Gustav-Mahler-Di-
rigentenwettbewerbs der Bamber-
ger Symphoniker gewann. Seitdem 
ist Aziz Shokhakimov Einladungen 
von etlichen renommierten Klang-
körpern gefolgt und gastierte u.a. 
bei der Staatskapelle Dresden, der 
Kammerphilharmonie Bremen, 
dem SWR Sinfonieorchester, dem 
HR-Sinfonieorchester, dem Deut-
schen Symphonieorchester Berlin, 
dem London Philharmonic Orches-
tra und dem Houston Symphony 
Orchestra. 
In der Spielzeit 2019/20 debütiert 
Aziz Shokhakimov bei den Wiener 
Symphonikern, dirigiert das Qatar 
Philharmonic Orchestra, die Slowe-
nische Philharmonie, das Orchestra 
Sinfonica Nazionale della Rai mit 
dem Pianisten Seong-Jin Cho und 
das WDR Sinfonieorchester mit 
der Cellistin Camille Thomas. Bei 
seiner Rückkehr nach Nordame-
AZIZ 
SHOKHAKIMOV 
rika leitet er das Utah Symphony 
Orchestra mit dem Pianisten Lukáš 
Vondráček und das Toronto Sym-
phony Orchestra. In Japan dirigiert 
er zwei Konzerte mit dem Yomiuri 
Nippon Symphony Orchestra. 
Neben seiner Konzerttätigkeit ist 
Aziz Shokhakimov auch im Bereich 
der Oper aktiv. Seit 2015 hat er eine 
Position als Erster Kapellmeister 
an der Deutschen Oper am Rhein 
inne und dirigiert in dieser Spiel-
zeit Vorstellungen von »b.36« (mit 
Musik von Tschaikowskis »Schwa-
nensee«), Puccinis »Tosca«, Tschai-
kowskis »Pique Dame« und Strauss‘ 
»Salome«. Er leitet zusätzlich eine 
Neuproduktion von Rimski-Korsa-
kows »Der goldene Hahn« in der In-
szenierung von Barrie Kosky beim 
Festival d’Aix-en-Provence. 
Seit Aziz Shokhakimov, der zuvor 
aus über 100 Kandidaten für das 
Konzertfinale mit der Camerata 
Salzburg ausgewählt wurde, im 
August 2016 den prestigeträchtigen 
Young Conductors Award der Salz-
burger Festspiele gewann, pflegt 
er eine beständige Zusammen-
arbeit mit dem Festival. Erstmals 
kehrte er im August 2017 für das 
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Preisträgerkonzert mit dem RSO 
Wien zurück und dirigierte 2019 
das Eröffnungskonzert mit dem 
Mozarteumorchester und Patricia 
Kopatchinskaja. 
Vergangene Highlights beinhalten 
ein erfolgreiches Einspringen für 
Yuri Temirkanov beim Orchestre 
Philharmonique de Radio France, 
Wiedereinladungen zur Deutschen 
Kammerphilharmonie Bremen, 
den Düsseldorfer Symphonikern, 
dem RAI Torino und die vielbe-
achtete Neuproduktion von »Pique 
Dame« an der Deutschen Oper am 
Rhein. In letzter Zeit debütierte er 
beim Orchestre National de Lyon, 
dem Antwerp Symphony Orchestra 
und dem MDR-Sinfieorchester in 
Leipzig. 
Seit 2017 ist Aziz Shokhakimov 
Künstlerischer Leiter und Chef-
dirigent des Tekfen Philharmonic 
Orchestra. 
Aziz Shokhakimov wurde 1988 
in Taschkent (Usbekistan) gebo-
ren und als Sechsjähriger in die 
Uspenskij-Musikschule für musika-
lisch hochbegabte Kinder aufge-
nommen. Dort lernte er zunächst 
Violine und Bratsche, später kam 
eine dirigentische Ausbildung bei 
Vladimir Neymer hinzu. Bereits im 
Alter von 13 Jahren gab er mit dem 
Nationalen Symphonieorchester 
Usbekistan mit Beethovens Fünfter 
Symphonie und Liszts Erstem Kla-
vierkonzert sein Dirigentendebüt, 
ein Jahr später leitete er erstmals 
eine Vorstellung von »Carmen« 
in der Usbekischen Nationaloper. 
Nachdem er bereits 2001 zum As-
sistenzdirigenten ernannt worden 
war, erfolgte 2006 Aziz Shokhaki-
movs Ernennung zum Chefdirigen-
ten des Nationalen Symphonieor-
chesters Usbekistan, eine Position, 





Hochvirtuos und schwungvoll, 
leidenschaftlich und technisch 
brillant, vielseitig und charmant: 
So begeistert Raphaela Gromes  
ihr Publikum. 
Als Jungstudentin begann 
sie ihr Studium vierzehn-
jährig an der Hochschule 
für Musik Felix Mendels-
sohn Bartholdy in Leipzig 
bei Peter Bruns und setzte 
es 2010 bei Wen-Sinn Yang 
in München und später bei 
Reinhard Latzko in Wien 
fort. 
Im Herbst 2017 erschien 
mit »Serenata Italiana« ihr 
vielbeachtetes erstes Album 
als Exklusivkünstlerin bei 
SONY. Ihre zweite CD mit 
dem Titel »Hommage à 
Rossini« (2018) und ihre 
dritte, im Mai 2019 veröffentlichte  
CD »Offenbach« waren unter 
den Top Ten der Klassikcharts. 
»Richard Strauss – Cello Sonatas« 
ist das vierte Album mit ihrem 
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Duo-Partner Julian Riem, das im 
Februar 2020 erscheint. Mit der 
Urfassung der Strauss-Sonate op. 6 
präsentiert Raphaela Gromes wie 
auch in ihren vorherigen Alben 
eine Weltersteinspielung. 
Raphaela Gromes debütierte 
in jüngerer Vergangenheit bei 
namhaften Festspielen wie dem 
Schleswig-Holstein Musikfestival, 
den Ludwigsburger Schlossfest-
spielen, dem Rheingau Musik-
festival sowie den Festspielen 
Mecklenburg-Vorpommern und 
war in der Tonhalle Zürich, dem 
Concertgebouw Amsterdam, in der 
Laeiszhalle Hamburg, im Konzert-
haus Berlin und im Konzerthaus 
Wien zu Gast. Im Frühjahr 2018 
gab sie ihr Orchesterdebüt in den 
USA beim Fort Worth Symphony 
Orchestra unter der Leitung von 
Miguel Harth-Bedoya. Die Saison 
2019/2020 umfasst ihre Debüts  
mit dem Münchener Kammer- 
orchester, in Asien mit dem Macao 
Orchestra sowie Tourneen mit den 
Festival Strings Lucerne, ihrem 
langjährigen Klavierpartner Julian 
Riem und dem Arcis Saxophon 
Quartett. Die Cellistin wurde mit 
zahlreichen Preisen ausgezeichnet.  
Im Jahr 2019 erhielt sie für die 
Offenbach-CD den Preis der Deut-
schen Schallplattenkritik sowie 
den Bayerischen Kunstförderpreis. 
Darüber hinaus ist sie Kulturbot-
schafterin der SOS-Kinderdörfer 
weltweit. 
Sie spielt ein Violoncello von Jean- 
Baptiste Vuillaume aus den Jahren 
um 1855, das ihr von privater Hand 





Arndt Schmöle ist als Off-Stim-
me in Dokumentar- und Image-
filmen zu hören, ebenso wie in 
Hörfunk- und TV-Werbespots. 
Außerdem leiht er seine Stimme 
ausländischen Schauspielern 
in Kino- und Fernsehfilmen als 
Synchronsprecher und ist Rezitator 
sowie Interpret von sinfonischen 
Märchen. Seit dem Jahr 2000 ist er 
unter anderem für den Norddeut-
schen Rundfunk als Sprecher tätig 
für unterschiedlichste Hörfunk- 
oder Fernsehformate wie Trailer, 
Reportagen, Dokumentationen 
oder Porträts. Seit 2012 hat er 
eine Dozentur für Hörspiel- und 
Synchronsprechen an der Ausbil-
dungs-Akademie Deutsche POP. 
Nach früher stimmlicher Grund-
ausbildung im Knabenchor Han-
nover nahm er Gesangsstunden 
und Schauspielunterricht. Schmöle 
studierte Pädagogik, Psychologie 
und Musik auf Lehramt, u.a. an 
der Hochschule für Musik und 
Theater und der Pädagogischen 
Hochschule in Hannover und 
begründete mit anderen Sängern 
die A cappella-Ensembles »Modell 
Andante« und »Vocaldente«. Im 
Jahr 2000 legte er das Erste Staats-
examen ab. In den Jahren von 1997 
bis 2004 wirkte er in Hannover als 
Schauspieler, Sprecher und Sänger 
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in verschiedenen Produktionen 
des Neuen Theaters, der Landes-
bühne und der Niedersächsischen 
Staatsoper mit; dort unter anderem 
in der Rolle einer der Erfinder, 
bzw. Clowns in der ungekürzten 
Erstaufführung der Oper »König 
Hirsch« von Hans-Werner Henze. 
Vorher hatte Arndt Schmöle schon 
von 1985 bis 1987 die Rolle eines 
der drei Knaben in Mozarts »Die 
Zauberflöte« übernommen. 
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Die Dresdner Philharmonie blickt 
als Orchester der Landeshaupt-
stadt Dresden auf eine 150-jährige 
Geschichte zurück. Mit der Eröff-
nung des sogenannten Gewerbe-
haussaals am 29. November 1870 
erhielt die Bürgerschaft Gelegen-
heit zur Organisation großer  
Orchesterkonzerte. Ab 1885 wurden 
regelmäßig Philharmonische 
Konzerte veranstaltet, bis sich das 
Orchester 1923 seinen heutigen 
Namen gab. In den ersten Jahr-
zehnten standen Komponisten 
wie Brahms, Tschaikowski, Dvořák 
und Strauss mit eigenen Werken 
am Pult der Dresdner Philharmo-
nie. Im Orchester spielten heraus-
ragende Konzertmeister wie Stefan 
Frenkel, Simon Goldberg oder die 
Cellisten Stefan Auber und Enrico 
Mainardi. Carl Schuricht und Paul 
van Kempen leiteten ab 1934 das 
Orchester; besonders van Kempen 
führte die Dresdner Philharmonie 




Fokus, den er in seinen Program-
men auf die Musik Anton Bruck-
ners legte, trug dem Orchester den 
Ruf eines »Bruckner-Orchesters« 
ein. Zu den namhaften Gastdiri-
genten, die damals zur Dresdner 
Philharmonie kamen, zählten 
Hermann Abendroth, Eduard 
van Beinum, Fritz Busch, Eugen 
Jochum, Joseph Keilberth, Erich 
Kleiber, Hans Knappertsbusch 
und Franz Konwitschny. 
Nach 1945 bis in die 1990er Jahre 
waren Heinz Bongartz, Horst  
Förster, Kurt Masur (seit 1994  
auch Ehrendirigent), Günther 
Herbig, Herbert Kegel, Jörg-Peter 
Weigle und Michel Plasson als 
Chefdirigenten tätig. In jüngster  
Zeit prägten Dirigenten wie Marek 
Janowski, Rafael Frühbeck de  
Burgos und Michael Sanderling das 
Orchester. Mit Beginn der Saison  
2019/2020 ist Marek Janowski 
noch einmal als Chefdirigent und 
künstlerischer Leiter zur Dredsner 
Philharmonie zurückgekehrt.
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Ihre Heimstätte ist der im April 
2017 eröffnete hochmoderne  
Konzertsaal im Kulturpalast im 
Herzen der Altstadt. 
Im romantischen Repertoire hat 
sich das Orchester einen ganz ei-
genen »Dresdner Klang« bewahrt. 
Darüber hinaus zeichnet es sich 
durch klangliche und stilistische 
Flexibilität sowohl für die Musik 
des Barock und der Wiener Klassik 
als auch für moderne Werke aus. 
Bis heute spielen Uraufführungen  
eine wichtige Rolle in den Program-
men des Orchesters. Gastspiele in 
den bedeutenden Konzertsälen 
weltweit zeugen vom hohen An-
sehen, das die Dresdner Philhar-
monie in der Klassikwelt genießt. 
Hochkarätig besetzte Bildungs- 
und Familienformate ergänzen das 
Angebot für junge Menschen; mit 
Probenbesuchen und Schulkon-
zerten werden bereits die jüngsten 
Konzertbesucher an die Welt der 
klassischen Musik herangeführt. 
Den musikalischen Spitzennach-
wuchs fördert das Orchester in der 
Kurt Masur Akademie.
Von ihrem breiten Spektrum zeugt 
auch die seit 1937 gewachsene  
Diskographie der Philharmonie. 
Ein neuer Höhepunkt wurde mit 
dem CD-Zyklus unter der Leitung 
von Michael Sanderling erreicht, 
der sich sämtlichen Sinfonien  
von Dmitri Schostakowitsch und 




DIE DRESDNER PHILHARMONIE 
IM HEUTIGEN KONZERT
1. VIOLINEN































































Dittmar Trebeljahr KV  
   
SAXOPHON 
















Dietmar Pester KV 
Peter Conrad KV
TUBA
Prof. Jörg Wachsmuth KV 
PAUKE | SCHLAGWERK
Martin Ruda*





Nora Koch KV 
KM → Kammermusiker | KV → Kammervirtuos | * → Gast | ** → Akademie | *** →Substitut
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UNSERE NÄCHSTEN VERANSTALTUNGEN (AUSWAHL)
MI 8. JAN 2020 | 20.00 Uhr




Beethoven: Duo für Violine und Violoncello Es-Dur
Beethoven: Streichquintett Es-Dur op. 4 
Reimann: Fünf Ophelia-Lieder von Johannes Brahms 
auf Texte aus William Shakespeares ›Hamlet‹
für Singstimme und Streichquartett transkribiert
Dean (Composer in Residence): ›some birthday…‹ 
für zwei Bratschen und Violoncello 
Dean: Streichquartett Nr. 2 ›And once I played 
Ophelia‹ mit Sopran solo 
Valda Wilson | Sopran
Freies Ensemble Dresden
Deborah Jungnickel | Violine
Eunyoung Lee | Violine
Joanna Szumiel | Viola
Hanno Felthaus | Viola
Daniel Thiele | Violoncello
FR 10. JAN 2020 | 19.30 Uhr
KULTURPALAST
DEUTSCHE STREICHERPHILHARMONIE
Zöllner: ›Poco insanimus‹ (2019),  
Kompositionsauftrag der Deutschen Streicher- 
philharmonie, Urau±ührung
Mahler: Adagietto aus der Sinfonie Nr. 5 cis-Moll 
Haydn: Violinkonzert C-Dur 
Dvořák: Streicherserenade E-Dur 
Wolfgang Hentrich | Leitung
Stephen Waarts | Violine
Deutsche Streicherphilharmonie
Das ausführliche Konzert- und 
Abonnementangebot der  
Saison 2019/2020 finden Sie in 
unseren Saisonbüchern  
(erhältlich beim Ticketservice im 







Schloßstraße 2  
01067 Dresden











Die Texte sind Originalbeiträge 
für dieses Heft; Abdruck nur mit 
ausdrücklicher Genehmigung des 
Autoren. 
Jürgen Ostmann studierte Musikwissen-
schaft und Orchestermusik (Violon-
cello). Er lebt als freier Musikjournalist 
und Dramaturg in Köln und arbeitet für 
Konzerthäuser, Rundfunkanstalten, Or-
chester, Musikfestivals und CD-Labels. 
Jürgen Ostmann studierte Musikwissen-
schaft und Orchestermusik (Violon-
cello). Er lebt als freier Musikjournalist 
und Dramaturg in Köln und arbeitet für 
Konzerthäuser, Rundfunkanstalten, Or-











Mischa Blank: S. 13
Sammy Hart: S. 14
Markenfotogra½e: S. 19
MUSIKBIBLIOTHEK
Die Musikabteilung der  
Zentralbibliothek (2. OG) hält 
zu den aktuellen Programmen 
der Philharmonie für Sie in 
einem speziellen Regal  
Partituren, Bücher und CDs 
bereit.
Preis: 2,50 € 
 
Änderungen vorbehalten.
Wir weisen ausdrücklich  
darauf hin, dass Bild- und  
Tonaufnahmen jeglicher Art 
während des Konzertes durch  
Besucher grundsätzlich 
untersagt sind.
Die Dresdner Philharmonie als Kultureinrichtung der Landeshauptstadt  
Dresden (Kulturraum) wird mitfinanziert durch Steuermittel auf der  










SA 25. JAN 2020 | 19.30 Uhr
SO 26. JAN 2020 | 11.00 Uhr
KULTURPALAST
BERG
Violinkonzert ›Dem Andenken eines Engels‹ 
BRUCKNER
Sinfonie Nr. 7 E-Dur
MAREK JANOWSKI | Dirigent




Tickets 39 | 34 | 29 | 23 | 18 € 






Schloßstraße 2 | 01067 Dresden 
T +49 351 4866-866 
MO – FR 10 – 19 Uhr




Bleiben Sie informiert: 
